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Abstract
Title: Pop & rock music students and notation reading from a socio-cultural perspective
Writer: Linus Abrahamson
This thesis is about pop & rock music students and their approach towards notation reading.
The  examination  has  been  made  from  a  socio-cultural  perspective  through  qualitative
interviews  with  rock  music  students  of  various  ages  and  at  different  educational  levels.
Central  concepts  as  mediation  and  discourse  are  then  recalled.  When  referring  to  this
perspective on knowledge building I am focusing on mediation, discursive expressions, the
use of genre-specific cultural tools and their relation to motivation. The main objective is to
increase the understanding of notation reading, and I have tried to accomplish this through the
research question “How do pop & rock music students talk about notation reading/musical
symbolic language in relation to their learning processes?” The general result points to that
the rock music students talk about notation reading as something difficult to master, but that
they do not express  any opposition against  using it  in education and that they see it as a
support for the memory. It also shows that the role of communication was central for their
motivation,  as  well  as  their  understanding within the educational  situation,  especially  the
interpersonal communication around the mediated tools in question.
Keywords:  music education, musical  symbolic  languages,  notation reading, cultural  tools,
mediation, pop & rock, socio-cultural perspective.
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Sammanfattning
Titel: Pop- & rockmusikelever och notläsning ur ett sociokulturellt perspektiv
Författare: Linus Abrahamson
Detta  examensarbete  handlar  om  pop-  &  rockmusikelever  och  deras  förhållningssätt  till
notläsning och symbolspråk. Undersökningen har gjorts utifrån ett sociokulturellt perspektiv.
Genom  att  referera  till  detta  perspektiv  lyfts  här  begrepp  som mediering  och  diskursiva
uttryck.  Det blir vidare relevant att analysera musikelevernas användning utav genrespecifika
kulturella  redskap  i  samband  med  kunskapsbildning  samt  koppla  det  till  motivation.
Huvudsyftet är att öka förståelsen för och lärandet utav notläsning och detta har jag försökt att
uppnå  genom  att  ställa  mig  forskningsfrågan  ”Hur  talar  pop-  &  rockmusikelever  om
notläsning/musikaliska  symbolspråk  i  relation  till  deras  läroprocesser?”.  Via  samtal  med
rockmusikelever i blandade åldrar och på olika utbildningsnivåer fick jag ta del utav olika sätt
att  resonera  kring  användning  utav  noter  och  ackordanalys  i  samband  med  musikalisk
kunskapsutveckling.  Det  generella  resultatet  visar  på  att  de  intervjuade  pop-  &
rockmusikeleverna  tycker  att  notläsning  är  svårt  att  bemästra,  men  att  de  inte  har  något
motstånd  till  det,  utan  ser  det  som  ett  stöd  för  minnet.  Det  visade  sig  också  att  den
interpersonella  kommunikationen  kring  de  medierande  redskap  som  används  i  den
pedagogiska situationen är central för motivation och förståelse.
Nyckelord: musikpedagogik,  musikaliska  symbolspråk,  notläsning,  kulturella  redskap,
mediering, pop & rock, sociokulturellt perspektiv.
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1.1 Inledning
Instrumentelever kommer förr eller senare under sin lärprocess i kontakt med någon form utav
notskrift, men hur detta går till och hur elevens reaktion blir kan variera väldigt mycket. En
del finner det naturligt, en del som utmanande och roligt, medan andra kan uppleva det som
någonting svårt och frustrerande, eller som ett hinder i sitt lärande. Då jag själv inte har min
grund i enbart  pop & rock som basist, utan också i klassisk musik som gitarrist  och som
sångare i barnkör, så har jag från början fått med mig notläsningen som en självklar del i mitt
lärande.  Allt  eftersom  åren  gick  och  jag  mer  och  mer  började  identifiera  mig  med
rockmusiken snarare än den klassiska, kom jag i kontakt med fler pop- & rockutövare och
kände stor entusiasm inför detta. Jag upplevde dock att det förvånansvärt ofta var låg, ibland
till  och  med  obefintlig  nivå  på  notläsningsförmågan  hos  dessa,  vare  sig  de  hade  tagit
instrumentlektioner  eller  ej.  Jag  blev  förundrad  över  fenomenet  och  upplevde  ofta  i
ensemblesituationer, både inom och utanför den dåvarande musikskoleverksamheten, att det
var omöjligt för dessa att bli instruerade med hjälp utav, eller få någonting specifikt förklarat
för  dem  via  noter.  Detta  fick  jag  en  uppfattning  utav  att  ha  med  en  lägre  ålder  och
utbildningsnivå att göra,  varpå jag förväntade mig stora skillnader när jag gick vidare mot
studier vid musikgymnasium och två musikfolkhögskolor. Detta fenomen upprepade sig hos
pop- & rockmusiker  även vid dessa utbildningar  och jag funderade  över  hur  detta  kunde
komma sig. Då jag sedan påbörjade mina studier på Rocklinjen vid Musikhögskolan i Malmö
så  upplevde  jag  den  generella  nivån  på  notläsningsförmågan  som  högre  än  vid  övriga
utbildningar.  Efterhand  så  väcktes  tanken  om ett  eventuellt  samband  med  genrens  starkt
gehörsbaserade ursprung och jag såg detta som en tänkbar förklaring till  det fenomen jag
upplevde i form utav ett motstånd till notläsning hos pop- & rockmusiklever. Då jag nådde
slutfasen utav min utbildning och det var dags att skriva examensarbete så såg jag detta som
ett utmärkt tillfälle att lägga ner tid på att undersöka, och förhoppningsvis hitta en förklaring
till  detta fenomen som följt  mig ända sen 10-årsåldern.  Det är också min förhoppning att
genom denna undersökning skapa mig en större förståelse för hur noter kan användas vid
instrumentalundervisning inom pop- & rockmusikgenren. Slutligen önskar jag också att detta
arbete kan inspirera andra lärare, inte bara inom pop-& rockgenren, till en ökad medvetenhet
om hur noter och andra musikaliska symbolspråk samverkar med musicerande och lärande. 
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1.2 Syfte
Med denna studie vill jag skapa en  större förståelse för elevers musikaliska lärande utifrån
några aspekter. Som jag inledningsvis nämnde, har pop- och rocktraditionen ett gehörsbaserat
ursprung till skillnad från några andra musikaliska traditioner. Detta fångar mitt intresse här,
då jag avser att skapa mig en närmare förståelse utav hur detta kulturella betingade ursprung
kan tänkas inverka på elevers förhållningssätt i den pedagogiska situationen.
Utav  analytisk  relevans  är  några  utav  de  kulturellt  medierande  redskap  som  används  i
elevernas  undervisning,  såsom  noter  och  övriga  symbolspråk.  Här  tänker  jag  även  på
ackordanalys och tabulatur. Vidare så är dessa redskap knutna till genrespecifika traditioner
inom pop- & rockmusik. Man kan därför också mena att de musikaliska konventioner som har
skapats över tid i vår kultur, och tagit sin form genom kunskap som byggts in i redskap, är
intressanta att analysera i ett pedagogiskt sammanhang. Även musikaliskt lärande kan sägas
handla  om  att  samverka  med  dessa,  som  jag  senare  kommer  att  visa.  Med  kulturellt
medierande redskap tänker jag främst på språk av olika slag. Det är också möjligt att studera
exempelvis musikinstrument som medierande redskap men i denna uppsats har jag valt att
begränsa mig till aspekter på språkanvändning. Jag är också nyfiken på hur dessa formativa
aspekter upplevs med avseende på motivation i lärandet. 
Musikalisk kunskapsutveckling är en komplex process och jag väljer här att försöka belysa
musikelevens interaktionsprocess i undervisningen, så som den beskrivs verbalt utav elever. I
instrumentalundervisningens interaktion finns inte endast lärare och elev utan även kulturella
redskap utav olika slag. Att analysera detta i sin helhet, med ett elevperspektiv, är med andra
ord ett utav mina syften med följande undersökning.
1.3 Forskningsfråga
Min frågeställning som följer ur resonemanget ovan är: ”Hur talar pop- & rockmusikelever
om notläsning/symbolspråk i sitt  lärande och vilka förhållningssätt  ger de uttryck för med
avseende på användandet utav dessa medierande kulturella redskap?” 
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2 Teori
Här  kommer  jag  att  redovisa  min  teoretiska  bakgrund  och  dess  termer,  samt  beskriva
genrespecifika symbolspråk som existerar sida vid sida inom pop- & rockmusik. Jag kommer
inte att direkt återknyta de självskrivna bildexemplen ur kapitlet ”Musikens symbolspråk” till
resultatkapitlet, men jag anser ändå att de är nödvändiga för att läsaren till fullo ska förstå hur
jag resonerar kring mitt resultat.
2.1 Musikens symbolspråk
I  sitt  examensarbete  Notläsning  (2003)  skriver  Marianne Eriksson om notspråket  som ett
symbolspråk,  om  än  ett  mer  komplicerat  sådant  än  till  exempel  det  västerländska
alfabetssystemet.  I  arbetet  nämns  det  också  att  barns  djupare  förståelse  för  symboliskt
tänkande  inträder  först  i  puberteten  och  att  notläsning  på  tidigare  stadium snarare  är  en
”intellektuell sysselsättning” än något annat.  När man talar om musikaliska symbolspråk så
finns det dock ett flertal sådana att ta hänsyn till, förutom den reguljära och standardiserade
västerländska notskriften. Då min undersökning i första hand gäller symbolspråk tillhörande
just pop- & rockmusiken så kommer jag att begränsa mig till de symbolspråk som är specifika
för denna genre. Förutom den tidigare nämnda notskriften förekommer också tabulatursystem,
ofta  förkortat  ”tab”,  och  ackordanalys.  Det  finns  också  utövare  som  på  egen  hand  har
utvecklat individuella symbolspråk. Det är ofta trummisar som använder sig utav den sortens
anteckningar och har då till exempel en spiral för att symbolisera ett ”fill” på virveltrumman.
Jag  kommer  endast  att  göra  mycket  grundläggande  beskrivning  utav  den  traditionella
notskriften då en fullständig genomgång utav detta komplicerade system skulle ta mer tid och
plats i anspråk än vad som kan anses vara rimligt.
Traditionell notskrift
Det vanligaste sättet att idag teckna ned musik på är via den traditionella notskriften som har
funnits i flera hundra år och ständigt utvecklats, allt eftersom musiken gjort detsamma. Man
utgår  ifrån  ett  notplan  med fem rader  där  olika  tonsymboler  sätts  ut  direkt  på  eller  mitt
emellan raderna för att specificera nothöjd. Tonsymbolernas utseende, med olika nothuvuden
och skaft, avgör tonernas klingande längd. Lodräta streck sätts ut när en takt har fullbordats
och  ett  tjockt  dubbelstreck  används  för  att  markera  slutet  på  ett  stycke.  Det  finns  också
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specifika symboler för pauser, diverse tekniker, nyanser och liknande. Här följer ett enkelt
exempel på hur traditionell notskrift kan se ut:
Figur 1: C-durskalan med fjärdedelar över två 4/4-takter, noterat i G-klav.
Första tonen är C1, som ibland också kallas för ”nyckelhåls-C” då den oftast ligger placerad
rakt ovanför nyckelhålet på ett piano. Symbolen i början utav systemet kallas för G-klav och
den anger var tonen G1 befinner sig på notplanet. Första tonen i andra takten är just G1. Det
finns  flera  olika  klaver  som används  beroende  på  instrumentens  register  och förutom G-
klaven så är F-klaven, också kallad basklav, den vanligaste. Klaverna är utsmyckningar utav
respektive bokstäver, alltså är G-klaven ett utsmyckat G och F-klaven ett utsmyckat F. För
gitarrnotation används G-klav och för basnotation används basklav. Både gitarr och bas har
den egenheten att de klingar en oktav lägre än hur de noteras, oavsett klav. Följande exempel
är med basklav och visar de fyra öppna strängarna E, A, D och G på en 4-strängad elbas. Det
är  16-delsnoter  och  en  fjärdedelsnot,  blandat  med  olika  pauser,  samt  en  accent  (stark
betoning) på sista tonen:
Figur 2: Basnotation i F-klav med olika not- och pausvärden.
Tabulatursystem
För  stränginstrumentalister,  i  detta  fall  gitarrister  och  basister,  innebär  den  reguljära
notskriften vissa problem som inte uppstår till exempel vid sång eller pianospel, då en och
samma ton återfinns på flera ställen över olika strängar. Att snabbt hitta ett passande läge att
spela en notbild efter är en färdighet som kan ta lång tid att lära sig, särskilt om notbilden i
första hand inte är tänkt för en stränginstrumentalist. Här har tabulatursystemet sin fördel, då
den anger vilka band som ska tryckas ned och då automatiskt ger en bild över lägesspel. Även
om tabulatursystemet numera är tämligen specifikt just för gitarr och bas inom pop & rock så
har den funnits längre än pop- & rockmusiken i sig. Tabulatursystem har funnits ändå sen
1500-talet  (Olsson,  2003)  och  användes  fram  till  1980-talet  mestadels  för  att  notera
fingersättningar  för  luta,  men fick ett  uppsving i och med den gitarrbaserade hårdrockens
genomslag då gitarren  i  dess  struktur  är  väldigt  lik en luta och därför  lämpar sig väl  för
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tabulatur. Tabulatursystemet är uppbyggt så att det istället för fem notlinjer finns en linje för
varje  sträng på instrumentet  som tabulaturen är  avsedd för,  med lägsta strängen underst i
systemet. Man läser från vänster till höger precis som vanligt, men istället för noter har man
siffror som markerar vilket band som ska tryckas ned. 0 betyder öppen sträng och sedan stiger
numreringen ju högre upp i tonhöjd på halsen man kommer. 
Figur 3: Enkel tabulatur för gitarr.
Exemplet ovan är för vanlig sexsträngad gitarr och spelas således med öppen E-sträng följt
utav 2:a bandet (tonen F#), 3:e bandet (tonen G) och slutligen A-strängens 5:e band (tonen D).
Den här formen utav tabulatur har gjort sig populär på internet då den är strikt textbaserad och
kan läsas direkt från en hemsida eller via ett textdokument. Den största nackdelen är att det
förutom  ett  ungefärligt  avstånd  mellan  siffrorna  (som  kan  variera  kraftigt  beroende  på
tabulaturens kvalité) inte finns någon indikation om hur lång eller kort en ton ska vara och
därför kräver att man lyssnar på en inspelning för att förstå hur man ska spela rent rytmiskt.
Det finns system som indikerar tonernas längd, men dessa är inte så vanligt förekommande.
Ett utav systemen fungerar  med hjälp utav förkortningar  där bokstaven w står  för ”whole
note”, h för ”half note”, q för ”quarter note”, och så vidare. För att ange en paus anges stor
bokstav där E står ”eight  note rest”,  S för  ”sixteenth note rest”,  och så vidare.  En annan
variant är den där man med olika streck simulerar notskaft och balkningar. I följande exempel
är det först en takt med bokstavsvarianten, följt utav samma takt fast med den simulerade
notskaftsvarianten:
Figur 4: Tabulatur med två olika typer utav rytmangivelser.
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På senare tid har det också skapats tabulaturprogram för datoranvändning, till exempel Power
Tab och Guitar Pro, där det finns både notplan och tabulatursystem parallellt. Editering sker i
första hand med siffror och notlängdsangivelser via tabulatursystemet, och det som skrivs in
där återspeglas automatiskt i notplanet. Programmen möjliggör också ljuduppspelning med
MIDI,  i  likhet  med notationsprogram som till  exempel Sibelius och Finale.  Nedanstående
exempel är gjort i tabulaturprogrammet Power Tab:
Figur 5: Traditionell notskrift jämsides med tabulatur, skrivet i Power Tab.
När det skrivs moderna notböcker, med tillhörande tabulatur, för pop- & rockmusik används
oftast inte tabulaturprogrammen då de har brister gentemot professionella notationsprogram
som Finale och Sibelius.  Framförallt  är det  själva notediteringen,  valfriheten och layouten
som skiljer dem åt. Exempelvis så kan man i Power Tab inte redigera notplanet alls och är
därmed  begränsad  till  tabulatursystemet  och  dess  funktioner.  Således  kan  man alltså  inte
ändra ett Eb till ett D#, lägga till legatobågar, eller på annat sätt förändra notbilden. Därför
blir notplanet funktionellt i första hand för rytmavläsning, något som inte framgår enbart ut
tabulatursystemet. Finale och Sibelius ger däremot full frihet i editering utav både notplan och
tabulatursystem,  det  finns  till  och  med  funktioner  som  möjliggör  skapandet  utav  egna
musikaliska  symboler  som  man  sedan  kan  infoga  varhelst  man  vill  i  notbilden.  Sådana
funktioner är mycket  tacksamma för just elgitarr-  och elbasnoteditering, då det  finns flera
olika  sätt  att  notera  och  beskriva  olika  tekniker  som exempelvis  tapping  (två  händer  på
greppbrädan),  flageoletter  (naturliga övertoner),  ”Pinch Harmonics” (konstgjorda övertoner
som ”kläms fram” mellan finger och plektrum) och ”Palm Mute” (dämpning utav strängarna
med  handflatan).  Införandet  utav  dessa  och  andra  förhållandevis  nya  tekniker  i
notationsvärlden har medfört  vissa problem då det ännu inte har bestämts vilken typ utav
symboler som ska vara universellt gällande för alla de olika teknikerna, och ”därom tvista di
lärde”.  Följande  exempel  är  gjort  i  notationsprogrammet  Sibelius  och  visar
notationsmöjligheter för tapping (med plustecken ovanför tonen), flageoletter (diamantformat
nothuvud  i  notplanet  och  en  ring  ovanför  siffran  i  tabulatursystemet)  och  ”Palm  Mute”
(förkortat P.M. och med ---| för att visa hur länge tekniken ska användas).
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Figur 6: Traditionell notskrift jämsides med tabulatur, skrivet i Sibelius.
Ackordanalys
Eftersom pop- & rockmusik ofta är uppbyggd kring ackord så är det vanligt förekommande
att istället för reguljär notskrift använda sig utav det som kallas för ackordanalys. Det allra
vanligaste är att man skriver ned ackordnamn på ett A4-papper och sätter taktstreck emellan. I
likhet med tabulaturen så finns det sällan någon exakt rytmisk angivelse i ackordanalysen
(även om detta kan förekomma med icke-tonhöjdsspecificerade noter ovanför ackorden, då
oftast för att markera synkoper) och kräver därför att man har tillgång till en inspelning utav
låten innan man kan framföra den med hjälp utav pappret. En van utövare kan dock ta sig
igenom en ackordanalys utan att först lyssna på en inspelning, om han eller hon besitter god
kännedom kring olika stilars rytmik och typiska kompfigurer, och förutsatt att ackordanalysen
är tydligt skriven med taktstreck och rytmiska angivelser. Exemplet nedan är en handskriven
ackordanalys med rytmiska angivelser och taktstreck.
Figur 7: Handskriven ackordanalys med rytmiska angivelser.
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2.2 Det sociokulturella perspektivet
I  min uppsats  har  jag valt  att  arbeta  utifrån  ett  sociokulturellt  perspektiv,  med tonvikt  på
böckerna ”Lärande i praktiken – ett sociokulturellt perspektiv” (Säljö, 2000) och ”Lärande
och  kulturella  redskap  –  om lärprocesser  och det  kollektiva  minnet”  (Säljö,  2005).  Detta
perspektiv anser jag vara passande till min undersökning då det inte enbart handlar  om hur
man lär sig, utan också om vad man lär sig genom sin kulturella omgivning och så kallade
kulturella  redskap  som  växt  fram  över  tid  i  människors  kollektiva  historia.  Säljös
utgångspunkt  är  att  dessa  redskap,  som  ofta  är  språkliga  och  symboliska  till  sin  natur,
fungerar som resurser för individuellt lärande (2000, 2005). Det antas finna ett samspel här
mellan individens och samhällets lärande. Kunskapsutveckling är därför något som i grunden
handlar om relationen mellan individ och kollektiv, menar han. Skriftspråk utav olika slag är
en konstgjord kommunikationsform,  där  de resurser  vi  behöver  för  att  uppfatta  och tolka
budskap lokaliseras till ”kulturella och kommunikativa praktiker” (ibid). Enligt Säljö (2000)
finns resurserna inte först och främst i våra biologiska förutsättningar eller i vår hjärnbark.
Termen mediering är utav grundläggande vikt att känna till ur det sociokulturella perspektivet,
likaså är termen diskurs och diskursiva redskap mycket relevant då den genrespecifika pop- &
rockundervisningen i likhet med andra områden har just ett särskilt slag utav mediering. Jag
också tagit i beaktning det Säljö skrivit om text och visuella effekter där han tar upp notskrift,
inte bara som ett medierande redskap, utan också som ett intellektuellt och kulturellt skapande
sådant (2005). Säljö ser på notläsning som en kognitiv socialisation, vilket är något som inte
är helt enkelt, utan som kräver både tid och ansträngning för att förvärvas. I sin bok ”Lärande
i praktiken” (2000) skriver han också om kognitiv socialisation. Detta slag av socialisation
måste  förse  oss  med  intellektuella  redskap  som  gör  att  vi  kan  ge  och  ta  mening  med
utgångspunkt i denna form utav kommunikation:
Att en triangel har en vinkelsumma som är 180 grader, att valen är ett däggdjur och inte en
fisk,  och  att  språkets  uppbyggnad  och  struktur  kan  beskrivas  genom  grammatiken,  är
distinktioner  och  resurser  som  är  formulerade  i  skriftliga  diskurser  och  är  inget  som
existerar på en biokemisk eller neurologisk nivå. Mening kan inte reduceras till biologiska
processer.  Att  göra  det,  är  åtminstone  i  ett  sociokulturellt  perspektiv,  att  begå  ett
kategorimisstag.”  (Säljö, 2000, s. 205)
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Vidare påpekar han också att notläsning inte handlar om ett enbart passivt tillägnande utan att
det finns stort utrymme för både tolkning och kreativitet. Denna syn på notläsning delar Säljö
med  Hultberg  som  också  använder  sig  utav  det  sociokulturella  perspektivet  i  sin
musikpedagogiska  avhandling  The  Printed  Score  as  a  Mediator  of  Musical  Meaning  –
Approaches to Music Notation in Western Tonal Tradition där hon säger: ”Further, the music
itself might  also be comprehended in different  ways  through listening to performances  or
reading the printed score” (Hultberg, 2000, s. 3).
Mediering
Termen kan hänföras till  det tyska språket  och ordet  Vermittlung, vilket betyder  förmedla
(Säljö,  2000).  Ur  det  sociokulturella  perspektivet  så  menar  man  med  mediering  att  den
kontakt man har med omvärlden inte är direkt eller absolut, utan sker via både fysiska och
psykiska redskap som finns i vår omgivning – det är dessa redskap/artefakter som således
medierar  verkligheten  till  oss.  Det  är  den psykiska/intellektuella  medieringen  som är  den
viktigaste utav de två, det som kommuniceras via språk. När det kommer till pedagogik så
talar man inte om inlärning (vilket kan ses som en förmedling via envägskommunikation där
en sida ger och den andra enbart tar emot) utan istället så används termen lärande, vilket ger
utrymme för två- eller flervägskommunikativa processer. ”Att lära sig kommunicera är därför
att bli en sociokulturell varelse” (Säljö 2000, s. 88). Det finns olika sorters språk som kan ses
som artefakter och kulturella redskap, menar han vidare och tar upp noter som ett exempel på
detta  (2005). Inom  pop-  &  rockundervisningen  kan  mediering  till  exempel  ske  med
gitarrtabulatur  på  papper,  en  artefakt  utifrån  vilken  utövaren  får  hjälp  med  att  tolka  den
musikaliska verklighet han/hon för tillfället befinner sig i och därigenom lär sig någonting
nytt.  Säljö poängterar också vikten utav kommunikation kring medierande redskap, de kan
inte tala helt för sig själva.
Diskurs
Diskurs  som  term  genom  det  sociokulturella  perspektivet  används  ”för  att  beteckna
sammanhängande meningssystem i vilka man innesluter och utesluter mening” (Säljö, 2000,
s. 209). Ett exempel på en diskurs är grammatik, vilket kan ses som ett språk som förklarar ett
språk. Precis som alla andra genrer så har pop- & rockmusiken sin egen diskurs, vilken både
innefattar och utesluter mening. Dessa diskurser medieras kommunikativt och når efterhand
en så hög nivå utav specialiserade termer att en utomstående inte längre kan följa med i vad
som  kommuniceras.  Musikpedagogiken  har  således  sin  egen  diskurs  som  påverkar
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lärprocessen och även dessa termer blir efterhand så avancerade att de blir helt och hållet
genrespecifika och därigenom svårtolkade för utomstående. Angående detta säger Hultberg:
”In  order to become experts,  intuitively understanding intrinsic musical  meaning,  students
first learnt how to master music technically, after which they developed a familiarity with the
discourse in music” (Hultberg, 2000, s. 32).
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3 Metod
Jag har valt att göra en kvalitativ undersökning på så vis att jag fört muntliga samtal med sex
stycken pop- & rockmusikelever  i olika åldrar och på olika utbildningsnivåer. Kvantitativ
forskning refererar till empirisk forskning som syftar till att kartlägga, analysera eller förklara
forskningsområdet i form utav variabler och kvantitativa förhållanden, skriver Befring i sin
bok om forskningsmetodik  (1994).  Vid  kvalitativa  studier  ser  det  däremot  annorlunda  ut
eftersom man  är  inriktad  på  att  beskriva  fenomen  som t.ex  personliga  upplevelser:  ”Vid
kvalitativa tillvägagångssätt är sökarljuset inriktat på helhetliga, personliga upplevelser utifrån
ett friare och vidare förståelseperspektiv.” (Befring, 1994, s. 15).  I min frågeställning sökte
jag  efter  just  personliga  upplevelser. Med  avseende  på  min  frågeställning  som berör  hur
eleverna talar om sitt lärande, tycker jag att kvalitativ metod passar i bokstavlig bemärkelse då
det är de kvalitativa aspekterna på musikalisk kunskapsutveckling som jag är intresserad utav
att belysa. Då jag ansåg att en enkät eller andra kvantitativa metoder inte skulle ge tillräckligt
djupa och insiktsfulla svar, eller ens någon möjlighet till eventuella följdfrågor, så bortsåg jag
från en sådan undersökning som ett alternativ. Det man möjligen skulle kunna problematisera
här är den retroaktiva aspekten; de elever som jag har samtalat med (informanterna) gör en
återkoppling till erfarenheter som ligger bakåt i tiden. Man skulle kanske kunna fråga sig om
deras resonemang hade blivit annorlunda om jag valt att samtala med dem i direkt anslutning
till en genomförd lektion. Det skulle kanske t.o.m. vara tänkbart att samtala med dem under
deras lektion och på så vis mena att man tydligare fångar deras uttryckta erfarenheter och
förhållningssätt. I denna studie föll dock valet på att lyssna till deras resonemang och samtala
med dem utan en specifik koppling till en viss lektionsupplevelse. Härigenom blir det möjligt
för  dem att  associera  i  mer  generell  bemärkelse  och anknyta  till  tidigare  erfarenheter  av
musikaliskt  lärande  i  större  drag.  Det  kan  säga  något  om  vad  de  tagit  fasta  på  i  sin
undervisning över tid och vad de anser är viktigt att uppmärksamma och belysa (i vår dialog).
Intervjuerna ägde rum mellan september och oktober 2008. De kan sägas vara intervjuer i en
löst strukturerad form, även om jag föredrar att se på dem som informativa samtal i första
hand. Intervjuerna var i enlighet med Patel & Davidson (2003) halvstrukturerade med en låg
grad utav standardisering för att ge de intervjuade möjlighet att föra längre resonemang kring
sina tankar och upplevelser. Det gav också mig själv möjligheten att ställa följdfrågor när jag
kände att  de intervjuade  kunde ha  mer  att  säga  än vad  de  gjort  vid  besvarandet  utav  de
ursprungliga  frågorna.  Åldern  på  de  intervjuade  varierar  mellan  15  år  och  38  år,  och
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utbildningsnivån mellan ett fåtal instrumentlektioner i grupp och studier i högre årskurs vid en
musikhögskola. Informanterna har dessutom fått fiktiva namn:
Eva, 17 år, elbasist, musikgymnasiestuderande
Jakob, 38 år, elgitarrist, musikhögskolestuderande
Karl, 30 år, elgitarrist, före detta privatelev
Max, 23 år, trummis, musikhögskolestuderande
Marie, 19 år, elgitarrist, före detta musikgymnasiestuderande
Viktor, 15 år, elbasist, folkuniversitetskursdeltagare
Jag  var  noggrann  med  att  så  snabbt  som  möjligt  efter  varje  intervju  göra
transkriberingsarbetet,  detta för att  fortfarande ha den övergripande känslan utav intervjun
kvar  i  åtanke då en längre  paus emellan kan resultera  i  ett  omedvetet  distansierande och
eventuellt också i förlängningen en oavsiktlig färgning utav tolkningsprocessen. 
Etiska överväganden
Eftersom  jag  ville  att  mina  informanter  skulle  känna  sig  så  bekväma  som  möjligt  med
situationen, lät jag den intervjuade i fråga bestämma tid och plats, i den mån det var möjligt
för  mig  att  tillgodose  önskemålet.  Således  skedde  merparten  utav  intervjuerna  antingen  i
hemmiljö eller på avskild plats i utbildningslokal där den intervjuade kände sig bekväm. För
att i möjligaste mån undvika tidspress så gav jag ingen fast tidsram utan lät intervjuerna pågå
så länge jag och de intervjuade ansåg att det var givande. Dokumentation skedde med hjälp
utav en diktafon som placerades mellan mig och den intervjuade. Alla intervjuade accepterade
att jag spelade in samtalet på detta sätt och de verkade känna sig bekväma med situationen.
Som jag redan nämnt så gav jag dessutom de intervjuade fiktiva namn för att i möjligaste mån
skydda deras integritet.
Strukturering
Jag har kategoriserat intervjuerna utefter underrubrikerna ”Diskursiva uttryck”, ”Medierat
lärande”  och  ”Motivation”,  vilka  är  de  kategorier  som  överensstämmer  med  både  mitt
teoretiska  perspektiv  och  min  frågeställning. Således  har  jag  analyserat  innehållet  i
intervjuerna  utefter  ett  sociokulturellt  perspektiv  och  på  detta  sätt  undersökt   sambandet
mellan personliga  lärprocesser  och kulturella  uttryck. För  att  detta  ska  bli  så  tydligt  som
möjligt  har  jag  valt  att  lägga  stor  vikt  vid  hur  de  intervjuade  har  kommunicerat  sina
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upplevelser och erfarenheter till mig. Jag är medveten om att det de väljer att uttrycka verbalt
inför mig inte helt säkert kan sägas spegla det de innerst inne känner eller tänker, men detta
behöver inte ses som endast ett problem. Jag är i denna studie ute efter att försöka belysa
deras diskurser, tankar och sätt att resonera kring lärande, dvs. deras språkhandlingar så som
de förmedlas till mig. Även Säljö (2000) och andra sociokulturella teoretiker tar upp detta
metodologiska dilemma som man måste förhålla sig till och klargöra i sin undersökning. Jag
har också valt att plocka ut sekvenser utav både frågor och svar från flera intervjuer i min
analys  och sammanför dessa med avsikten att bringa ytterligare tydlighet  i  min analytiska
tolkningsprocess. Detta görs enligt Patel & Davidsons (2003) förslag på tillvägagångssätt i
intervjusammanhang.
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4 Resultat och analys
I resultatdelen kommer jag att presentera mina resultat baserat på mina egna tolkningar utav
intervjuerna  i  förhållande  till  min  forskningsfråga.  I  analyskapitlet  (4.2)  sätts  det  sedan
samman med reflektioner över den teori som tagits upp i teorikapitlet och tidigare forskning,
för att sedan avrundas med en kort diskussion (”Slutord”, kap. 4.3).
4.1 Resultat
Utifrån min forskningsfråga har jag tagit fasta på medierat lärande som är kulturellt bestämt
och hur de intervjuade upplever detta.  Under kategorin diskursiva uttryck tar jag upp vilka
diskurser som uttrycks utav de intervjuade, så som jag har tolkat det. Vidare skriver jag om
det medierade lärandet, alltså vilken sorts musikaliskt lärande som medieras.  Jag tar också
upp det som de intervjuade har beskrivit vara motiverande i sin musikaliska kunskapsbildning
och försöker hitta samband mellan detta och det genrespecifika sättet att lära. Mycket utav det
jag tar upp kan dock passa in under fler kategorier än bara en utav de tre. Det förekommer
många citat i resultatredovisningen eftersom jag anser att det hjälper läsaren till att förstå vad
jag har baserat mina intervjutolkningar på.
Diskursiva uttryck
I min tolkning så benämner Max noter som ett symbolspråk, ett språk som kan jämföras med
alfabetet:
Det är lite som att försöka skriva en bok utan att kunna ord eller bokstäver. Samma sak; du
kan inte läsa utan att kunna ord och bokstäver.  Hela det musikaliska språket blir rätt så
omöjligt, i alla fall när du pratar i sammanhang som en stor konsert där du har två rep och
30 låtar. Det finns inte en chans att du kan komma ihåg allt det, utan där måste du ha noter
om du ska kunna tolka dem.
Här benämns noter som en nödvändig diskurs i vissa sammanhang men att det inte är fråga
om någon absolut sanning, utan snarare en tolkning utav notbilden. Noter kan uppfattas och
tolkas mycket olika och det har delvis att göra med hur familjär man är med den musikaliska
diskurs som används. Max tar som ett exempel en större konsert där gehörslärande för en så
stor grupp skulle ta ohållbart lång tid. Det skulle dessutom vara svårt för samtliga musiker att
komma  ihåg  så  mycket  material  utantill  och  då  tjänstgör  noterna  inte  enbart  som  en
medierande artefakt, utan också som en minnesbild. Angående noter som minnesbild så säger
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Max också följande: ”[...] efter att läraren har visat någon gång, då testar man själv och nästa
gång man tittar på notbilden så dels kan man läsa vad det står, men man har också någonstans
i huvudet hur det borde låta.” Jakob och Marie delar Max syn på noter som en hjälp för
minnet, men Jakob poängterar att han inte kommit till denna insikt förrän han hade påbörjat
sina studier på musikhögskolan och att han innan dess i sin verksamhet som gitarrist i olika
rocksättningar inte känt något behov utav noter.  Karl uttrycker en vilja om att kunna noter,
men nämner svårigheter när han skulle lära sig notläsning på egen hand:
[...] jag köpte en bok och skulle minsann lära mig noter och musikteori, men det var bara att
efter X antal sidor så blev det för avancerat för snabbt. Det blev för krångligt, och dum som
jag var så köpte jag inte en annan bok utan tänkte: ”Jaha, då går det inte. Då kan jag inte
lära mig då eftersom det här är en bok, och man kan lära sig från boken. Kan jag inte göra
det, då är jag kass.” [...] Sen hade jag ingen att fråga just då och kan jag inte själv så blir det
inget heller.
Här  visar  Karl  på  en  stor  tilltro  till  bokens  metod  och  ser  problemet  ligga  i  sin  egen
kompetens (”kan själv”) och inte i hur materialet är upplagt. Han nämner också att han inte
hade någon att fråga om hjälp. Istället för att prova en annan bok eller gå till en lärare och få
hjälp  med  diskursen  så  ger  han  således  upp.  Som Karl  poängterar  i  första  meningen  ur
föregående citat så gör han också skillnad på noter och musikteori, vilket han förklarar vidare:
Ja, notläsning,  ja... Det är ett oerhört stort projekt känns det som, för min del. Däremot
skulle jag gärna vilja lära mig musikteori. Jag kan ju hanka mig fram, men det känns som
att jag hade fått så mycket mer utav musiken om jag verkligen hade förstått vad jag håller
på med och kunna sätta namn på ackord och så som jag inte vet [...] jag skulle nog hellre
börja med att försöka lära mig teorin  bakom. Jag vet  inte  om jag kan lägga så mycket
energi på just noter, för mig är inte noterna i sig så viktigt. Det är mer den andra teorin
bakom som är viktigare, men det hänger ju ihop ändå så jag vet inte riktigt hur jag ska be
mig åt.
Här tolkar jag det som att Karl ser den konkret musikteoretiska diskursen som viktigare för
honom än  den  rena  notläsningen.  Han  uttrycker  också  i  intervjun  att  anledningen  till  att
musikteorin är viktig för honom är att han vill kunna kommunicera med andra musiker genom
att  ge korrekta namn på ackord,  skalor och liknande. Notläsning anser  han inte kunna ge
honom den  kunskapen.  Dock så  poängterar  han  en  samhörighet  mellan  de  bägge  och  en
osäkerhet inför hur han ska förhålla sig till den.
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Medierat lärande
Eva anser att det är viktigt med tydlighet hos läraren och uttrycker sin lärandepreferens så här:
”[...] läraren är glasklar och sen låter mig öva på egen hand, avskilt. Stycket måste tilltala mig
också.” Användandet utav ordet ”stycke” tyder på att Eva har en klassisk musikdiskurs där
ordet används istället för pop- & rockgenrens motsvarande som är ”låt”. Detta stöds utav det
faktum  att  Eva  tidigare  har  spelat  klarinett  och  med  stor  sannolikt  lärt  sig  ordet  i  det
sammanhanget. Angående notläsningen i pop- & rockgenren så säger hon: ”Det började via
en nybörjarbok för basister där man lär sig två noter i taget, men jag var ivrig så jag satt hellre
med  tabs  och  klurade  ut/memorerade  noter.”  Med  dessa  två  citat  antas  att  den  enskilda
övningen och insikten är viktigare för Eva än det som medieras på lektionstid.  Hon nämner
också i intervjun att hon föredrar att arbeta med noter framför tabulatur och gehör, vilket kan
härledas  till  den  förmodade  förkunskapen  om notläsning  via  klarinettundervisningen  och
därmed en trygghet i detta symbolspråk. I likhet med Eva så nämner också Viktor tabulatur.
Han säger  att  han kan läsa noter  men att  tabulatur  är  lättare  och motiverar  dessutom sitt
påstående: ”Man behöver inte räkna C, D, E. Det är bara rätt band direkt.” Skillnaden mellan
Eva och Viktor är att Viktor föredrar tabulatur och Eva notläsning. Om själva lärandet utav
notläsning så säger Eva följande:
[...] jag rekommenderar att individualisera det. Kolla hos eleven vad som verkar funka bäst
och vad hon/han föredrar, till exempel lära sig via notbok eller tabs. Mycket repetition och
skriftliga uppgifter är bra.
Synen på repetition som någonting underlättande delar hon med både Jakob och Marie. Jakob
uttrycker  sig  så  här:  ”[...]  örat  lyssnar,  någon  spelar  någonting  repetitivt  för  mig.  Det  är
absolut lättast.” Här finns dock en skillnad i att Jakob och Marie föredrar gehöret framför
notläsningen och Eva tycker tvärtom. Jakob säger också att han ser notläsning som någonting
svårt  och  krävande,  men  också  att  han  förstår  att  notläsning  kan  vara  till  fördel  i
undervisningssammanhang:
Nu har jag börjat inse att notläsning är ett hjälpmedel. Jag känner att jag skulle behöva vara
mycket bättre på det och behöva öva mycket mer. Jag kommer ihåg när jag jobbade som
musiklärare, då kom det där en elev, som skulle ha nivågrupperat spel, med en not och sa
”den här vill jag spela” och då var det för piano, notspel på piano och jag sa ju direkt att
”det kan jag inte spela” men nu i detta fallet så hade jag ju sagt ”javisst!” så jag har ju insett
att det behövs och det är en hjälp. Jag skulle vilja vara mycket bättre på det, men på grund
utav tid och familj  och barn och sånt så blir det inte så mycket tid att sätta sig och öva
noter/notspel.
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Vidare nämner Jakob att han från tidig ålder började lära sig låtar från radion via sitt gehör
och  sedan  spela  dem  på  piano.  När  han  sedan  började  spela  gitarr  så  upplevde  han  en
motsättning i lärarens undervisningsmetod och sin egen lärandepreferens:
[...]  nu hade ju jag då en gitarrlärare som var  väldigt  klassiskt  inriktad och det blev ju
väldigt mycket notspel, så jag flydde ju in i rockvärlden kan jag säga, mer eller mindre. Jag
hade velat bli introducerad från den andra änden, så att säga. Alltså först gehörsspel och
ackord, på något sätt. Men det är svårt att sitta och vara efterklok. [...] Jag tror Suzuki-
metoden  hade passat  mig  väldigt  bra  faktiskt.  Man spelar  på gehör  och för  in  noterna
efterhand  istället.  Man  börjar  med  gehörsspel  och  härmar  och  sen  tittar  man  på  hur
notbilden ser ut.
Dessutom följer han upp med detta konstaterande: ”[...] har jag ju egentligen inte förrän jag
började på Musikhögskolan använt noter i rocksammanhang. Jag har ju nästan aldrig använt
det innan.” Marie  belyser  även hon en tydlig skillnad mellan klassisk musik och pop- &
rockmusik i sin lärandepreferens:
[...] det där med notläsning varierar lite beroende på vilket instrument jag spelar. När det är
tvärflöjt så måste jag ha noterna för att känna mig säker, men om jag spelar till exempel en
rocklåt på gitarr så går det lättare att spela utan noter. Det känns mer naturligt så.
I likhet med Jakob så nämner också Max att hans gehör redan från tidig ålder var betydligt
mer välutvecklat än notläsningen och förklarar sin dåvarande situation så här:
I  mitt  fall  så  var  väl  ett  problem att  mitt  gehör  var  mycket,  mycket  snabbare  än min
förståelse för notbilden, alltså när jag såg den. Så jag tog mig ju igenom många, många år
på kulturskolan bara genom att komma ihåg vad läraren hade visat. I mitt fall, eller i ett fall
som är som mitt,  där kanske  man  skulle  pressa eleven till  att  lära  sig  noter genom att
verkligen bara inte visa det, utan ”nu har du den här notbilden och så får du tolka den själv”
för att man väljer ju givetvis den utvägen som är enklast, och i mitt fall hörde jag ju ”ah, det
är så här” och sen spelade jag det, och sen kunde man ju låtsas att man läste. Det är lite som
att ta simmärken och gå på botten. Resultatet är ju ändå detsamma, eller det verkar som att
det är detsamma.
Max tar också upp en annan problematik gällande medierat lärande, där det istället för att
gehöret skymmer notläsningen blir tvärtom:
Sen så är noterna, det har man väl sett genom åren, ingen förutsättning för att det ska bli
musik, men om du ska vara yrkesmusiker så är det ett direkt krav. Den enda faran som
finns är att man stirrar sig blind på noterna och slutar lyssna. Man bara spelar det som står
och sen ignorerar man gehörsbiten. Därför tror jag att det är viktigt att ha båda bitarna, så
jag är absolut positiv till notläsning.
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Karl, som till skillnad från Max inte kan noter, har ett annat förhållningssätt till sitt lärande
via gehör:
[...] genom att försöka lyssna mig till vad dom gör på en skiva eller vad det nu kan vara för
någonting. Försöka höra mig till vad det är för ackord, ta fram gitarren och försöka plocka
och hitta på övningar utefter det. Om det då blir fel så kanske man ändå kan använda det till
något annat.
Här tolkar jag det som att Karl ser på sitt gehör inte bara som en artefakt i sitt lärande, utan
också i sin egen kreativa process då han skapar någonting nytt, både utifrån det han lärt sig
och det som han har gjort fel.
Motivation
Karl säger följande:
Istället för att då ge fasen i det då som jag gjorde så kanske jag skulle ha frågat nån. ”Nisse,
kan du inte hjälpa mig med noterna här? -Jamen, det är klart vi gör det!” och sen går vi
igenom det sakta, lugnt och metodiskt och låter det ta tid. Jag är lite trög utav mig, men
hellre det då, så man tar steg för steg.
Även om det brast för Karl i sitt försök att på egen hand lära sig notläsning så ser han ändå en
möjlighet i att gå till någon som är kunnig inom ämnet och tillsammans med denne ta sig an
lärprocessen kommunikativt. Att lära sig tillsammans med någon kunnig som hjälper till med
tolkningsprocessen, kan sägas vara något som är motiverande för Karl. Att lära sig hänger på
så vis ihop med att kommunicera. Även Eva har synpunkter på att läraren ”ska vara glasklar”
(se  ovan),  alltså  att  kunna  vara  tydlig  verbalt,  så  som  jag  tolkar  det.  Karl ser  också
musikteorin som motiverande:
[...] ska jag förklara för dig eller för någon annan vad det var för ackord, då blir det ”Ja, det
var ett... Ja, E-nånting. Men var det E, verkligen? Jag tror det är E, för det hade i alla fall ett
E i sig, men det är inte säkert att det är ett E för det.” [...] Det hade kunnat öppna nya
dörrar, liksom. 
Även här belyser han det kommunikativa då han skulle vilja kunna musikteori för att göra
sina musikaliska tankar och idéer förstådda med hjälp utav dess specifika diskurs. Delar ifrån
två utav Evas tidigare citat har också med motivation att göra: ”kolla hos eleven vad som
verkar  funka bäst och vad hon/han föredrar” och  ”stycket  måste tilltala mig också”.  Hon
menar därmed att det är lika viktigt med vad som medieras som hur det medieras och att det
inte bara handlar  om förståelse  för  lärprocessen  som sådan, utan också att  läraren ser  till
elevens tycke och smak rent musikaliskt. Som tidigare nämnts så ser både Max, Jakob och
Marie noter som en hjälpande artefakt i form utav en fysisk minnesbild och det är i sig en
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motivation till notläsning. Max ger ytterligare ett konkret exempel på när noter kan fungera
som ett stöd för minnet:
[...] när man har lektion och läraren ger en läxa. Jag menar, hur ska han göra? Spela in och
bränna  det  på  CD  bara  för  att  du  inte  kan  språket,  så  att  säga?  Det  blir  lite  löjligt
någonstans, därför är det mycket vettigare att han visar och sen får du det på noter, så har
du den där minnesbilden med dig.
4.2 Analys
Som framgick ur intervjuresultatet så uttrycktes det utav några att noter är någonting svårt och
vars tolkningsprocess innebär problem, då tydligast hos Karl (s.23) eftersom han till och med
gav upp notläsning helt efter att på egen hand ha försökt lära sig det komplicerade systemet.
Jakob uttryckte också  ett motstånd mot den klassiska notbaserade undervisningen och såg
rockvärlden som någonting han kunde fly in i för att undslippa den traditionella formen utav
lärande.  Med  andra  ord  kan  rockmusik  sägas  ha  medierat  en  diskurs  som  han  kunde
identifiera sig med och känna sig motiverad av. Med det följde också ett annat musikaliskt
symbolspråk,  andra  diskursiva  redskap  och  kulturella  redskap  som  skiljer  sig  från  den
traditionella diskursen i musik.  Detta resultat kring både Karls och Jakobs motstånd att lära
sig  med  hjälp  av  diskursiva  redskap,  såsom  noter,  överensstämmer  med  Säljös  (2005)
resonemang kring kognitiv socialisation som jag tidigare tagit upp. Det kan också relateras till
hur Säljö ser på kommunikationens centrala roll för lärandet. Det tycks vara så att man lättare
lär sig komplicerade system som till  exempel notläsning om man är två som gemensamt kan
resonera sig fram till ett resultat, en insikt och en djupare förståelse för det som diskuteras.
Karls ord belyser detta tydligt och jag vill därför upprepa dessa i samband med denna analys:
Istället för att då ge fasen i det då som jag gjorde så kanske jag skulle ha frågat nån. ”Nisse,
kan du inte hjälpa mig med noterna här? -Jamen, det är klart vi gör det!” och sen går vi
igenom det sakta, lugnt och metodiskt och låter det ta tid. Jag är lite trög utav mig, men
hellre det då, så man tar steg för steg.
De bägge resonemangen som Karl (s.23) för kring motivation, där han ger uttryck för ett ett
behov utav kommunikation i sin lärandeprocess, kan återknytas till det Säljö (2000) säger om
att vi alltid kommer att behöva kommunicera kring våra lärprocesser. Kommunikation och  
social  interaktion  är  alltid  viktigt.  Det  Karl  (s.23)  nämner  om att  vara  kreativ  med sina  
musikaliska artefakterna stöds också utav Säljö (2005) med det han har skrivit om tolkning
kring notläsande och kreativitet.  Hultberg (2000) visade hur musikers kunnande till stor del
består i att vara familjär med musikaliska konventioner och kulturellt föreskrivna uttryckssätt.
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Kreativiteten ligger i att förhålla sig aktivt till dessa det gäller att i relation till dessa skapa en
ny musikalisk mening. Man kan exempelvis välja att medvetet bryta mot de konventioner som
finns, genom något musikaliskt infall som kan kännas överraskande. Det är kanske här den
konstnärliga interpretationen kan sägas uppstå.
Det Max (s.19) i min tolkning talar om att se noter som ett symbolspråk stöds även utav Säljö
(2003). Max (s.20, s.24) nämner också noter som en minneshjälp vilket även Säljö (2005) tar
upp, fast i en annan formulering då han ser sådana hjälpmedel som resurser vid lärandet.  
Vidare nämner Max (s.19) att det är fråga om en tolkning utav notbilden, att den inte står för
någon absolut sanning. Detta överensstämmer med Säljö (2005) som säger att notläsning inte
handlar enbart om passivt tillägnande och att det  finns utrymme för tolkning. Här blir även
Hultberg (2000) relevant eftersom hon visar på hur olika notanvändningen ser ut hos musiker,
beroende  på  hur  de  upplever  sin  musikaliska  situation  och  vilken  roll  de  har  i  den.  
Jag vill också ta upp det som Marie (s.22) säger om notläsning på olika instrument:
[...] det där med notläsning varierar lite beroende på vilket instrument jag spelar. När det är
tvärflöjt så måste jag ha noterna för att känna mig säker, men om jag spelar till exempel en
rocklåt på gitarr så går det lättare att spela utan noter. Det känns mer naturligt så.
Ur detta konstaterande växer en tanke jag har om att Marie på ett eller annat sätt har medierats
respektive genres stereotypiska bild utav en notläsande tvärflöjtist som solist, respektive en
gehörsmusicerande gitarrist i ett rockband. Denna smått fördomsfulla bild är något som jag
tror att många har om de respektive genreutövarna. Frågan är om det verkligen känns naturligt
med den fördomen, eller om det ligger något ännu djupare bakom? ”Ingen rök utan eld” säger
det  gamla  ordspråket  och  jag  tror  säkert  att  det  har  legat  en  måttlig  sanningshalt  i  att
merparten  utav  de  klassiska  flöjtisterna  har  varit  notbundna  och  merparten  utav  de
rockbandsaktiva gitarristerna har spelat på gehör. Däremot tror jag att de bägge genrerna med
tiden  har  närmat  sig  varandra,  inte  minst  genom konsertsamarbeten  i  stil  med Metallicas
storsäljande skiv- och konsertprojekt  S&M  (Symphony orchestra and Metallica)  där  starkt
gehörsbunden hårdrock framförs tillsammans med en klassisk symfoniorkester. Även Deep
Purple, Kiss, Freak Kitchen, med flera har gjort liknande projekt. Jag tycker själv att detta är
någonting väldigt positivt som ger utövarna möjlighet att få en ordentlig inblick i respektive
genrer och förhoppningsvis också en djupare förståelse dessa emellan.
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Då jag i min egen empiri funnit ackordanalys som mycket vanligt förekommande i pop- &
rocksammanhang, både i och utanför undervisningen, är det intressant att fundera kring varför
det inte var någon utav de intervjuade som nämnde det överhuvudtaget. Likaså har jag funnit
tabulatur som vanligt förekommande hos stränginstrumentalister i genren, men trots detta så
nämner ingen utav de intervjuade elgitarristerna det. Det gjorde däremot de bägge elbasisterna
det och sa dessutom att de använde det på egen hand. En möjlig förklaring till att tabulatur
inte nämns mer än så är att den rätt så sällan förekommer i institutionell undervisning. Här
skulle  jag  önska  att  vidare  forskning  bedrevs  angående  hur  pass  väl  anpassad  den
institutionella  pop-  &  rockmusikundervisningen  egentligen  är,  gällande  både  noter  och
ackordanalys men främst tabulatur. Själv anser jag att tabulatur är en väldigt viktig del i pop-
& rockmusikens symbolspråk och att den reguljära notskriften aldrig till fullo kan återskapa
det som medieras via tabulatur. Detta blir mer och mer tydligt ju mer riff- och solobaserad
musiken ifråga som ska noteras är. Den bästa notationsformen för stränginstrument i genren
är  därför,  enligt  mig,  kombinationen  utav  ett  reguljärt  notplan  och  ett  parallellt
tabulatursystem.  Dessa  två  tillsammans  ger  en  tydlighet  och  exakthet  som  inte  går  att
återfinna i något annat musikaliskt symbolspråk. Problemet med att det ännu inte satts någon
gängse standard gällande vissa specifika gitarr- och bastekniker ser jag dock som något utav
ett  hinder.  Jag tycker  att  det  gäller  för  de  stora  notationsprogrammen,  främst  Finale  och
Sibelius, att visa framfötterna och bestämma vilka symboler som ska vara gällande. De största
problemområdena är strängböjningar (bends), tapping/legato och olika flageolettyper. Så här
skulle jag själv föredra att symbolstandarden för dessa tekniker såg ut:
Figur 8: Förslag till symbolstandard för särskilda gitarrtekniker, skrivet i Sibelius.
Den första takten behandlar tre olika typer utav strängböjningar (bends). Det är vanlig bend,
unison bend och pre-bend. Den vanliga benden innebär att man först slår an en ton och sen
direkt böjer upp den, oftast ett hel- eller ett halvsteg i tonhöjd. Unison bend kallas det när man
gör en vanlig bend men samtidigt också spelar den böjda tonen på en annan sträng så att två
toner på samma tonhöjd ljuder unisont. Pre-bend innebär att man böjer upp tonen innan man
slår  an den.  Andra takten  behandlar  tapping och legato.  Där  används  symbolen  + för  att
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markera  när  högerhanden  ska  spela  tapping  och  legatomarkeringar  sätts  ut  enligt  gängse
standard, med undantaget utav att de bryts vid strängskifte och/eller vid en tappingsymbol.
Symbolen på sista tonen i takten anger en så kallad ”hammer-on from nowhere” som i princip
är tapping fast med vänsterhanden. Sista takten behandlar olika typer utav flageoletter, vilka
samtliga  anges  med diamantformat  nothuvud.  Första  tonen  är  en  vanlig  öppen  flageolett.
Andra tonen en ”Pinch Harmonic” där en konstgjord flageolett pressas fram med hjälp utav
plektrumet och tummen. Tredje tonen är en ”Artificial Harmonic” där en flageolett  skapas
utav att man håller ner en ton med vänsterhanden för att sedan nudda flageoletten 12 band
ovanför med  högerhandens pekfinger eller tumme och slutligen slå an den med hjälp utav
övrigt finger på högerhanden. Sista tonen är en ”Tap Harmonic” och är som en vanlig öppen
flageolett, bara att man slår an tonen direkt med tapping i högerhanden istället för att nudda
med vänsterhanden på flageoletten och slå an med plektrumet.
Vad gäller de olika notationsprogrammen i sig, både för reguljär notskrift och tabulatur, så
anser jag att det finns klara för- respektive nackdelar med bägge programtyperna. Fördelen
med de reguljära notskriftsprogrammen är att man kan notera i princip vadsomhelst och med
hög detaljrikedom samt att man har stora layoutmässiga möjligheter. Nackdelen är att det ofta
tar lång tid att skriva ut en låt eftersom det är så många steg som ska gås igenom, särskilt då
det är tabulatur involverat eftersom man i det fallet måste skriva samma sak två gånger på
olika  symbolspråk.  Fördelen  med  tabulaturprogrammen  är  att  de  är  användarvänliga  för
nybörjare och väldigt snabbjobbade vilket gör att det går mycket fortare att skriva ned en
typisk  rocklåt  än  i  ett  reguljärt  notskriftsprogram.  Detta  är  en  stor  fördel  när  man  som
instrumentlärare till exempel har korta 20-minuterslektioner och vill effektivisera tiden.  Som
nämndes i teoridelen så är tabulaturprogrammens största nackdelar att själva notplanet inte
tillåter några större redigeringsmöjligheter och att man inte har särskilt stora layoutmässiga
möjligheter. Faktum är att notplanets layout håller så låg kvalité att det i princip skulle vara
omöjligt att korrekt framföra en låt utan hjälp utav den parallella tabulaturen, då till exempel
legatobågar  och strängböjningar (bends) inte återges.  Den informationen återfinns enbart i
tabulatursystemet.  Jag  tycker  att  det  är  viktigt  att  man som instrumentlärare  inte  bara  är
medveten om att dessa program existerar, utan också vilka för- respektive nackdelar de har
gentemot varandra, och snabbt kunna resonera sig fram till i vilken situation det ena eller det
andra  programmet  är  att  föredra.  En  sådan  kunskap  bidrar  till  att  kunna  effektivisera
instrumentundervisningen.
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Jag tycker  att  det  är  viktigt  att  det,  förutom det  lilla  som redan  existerar,  bedrivs  vidare
forskning vidare kring den generella uppfattningen om pop- & rockmusik, ifall den skiljer sig
mellan genrestuderande utövare och hobbyverksamma sådana, och i så fall på vilket/vilka sätt
det då skulle vara.
4.3 Slutord
Att se noter som en minnesbild är någonting som jag själv har börjat förstå först nu på sistone,
då jag tidigare varit något utav en slav under notskriften och har haft det mycket svårt att slita 
blicken ifrån pappret om det funnits nära till hands. Detta kan kanske te sig lite lustigt med 
tanke på att jag i första hand är rockmusiker/rockmusikpedagog och således är aktiv i en genre
som är starkt gehörsbaserad och från början inte involverade noter överhuvudtaget. Jag tror 
dock att förklaringen till detta ligger i att jag parallellt med rockmusiken, framförallt i början 
utav  mina  musikstudier  under  barndomen,  också  spelade  i  diverse  blåsorkestrar  och  
gitarrorkestrar där noter sågs som ”den enda tänkbara vägen”.  Då jag i början utav mitt  
musicerande tillbringade mer tid med den mer notationsbundna musiken så är det nog inte så 
konstigt att jag förde över denna syn på noter till rockmusiken. Jag känner att jag har fått svar
på de frågor jag ställt mig och dessutom flera olika (men alla lika nyttiga) synvinklar på den
rådande situationen med rockmusikelever  och notläsning.  Resultatet  kommer  att  vara mig
själv till gagn framöver, både i och utanför den musikpedagogiska verksamheten. Jag kommer
också att göra mitt bästa för att i min undervisning sprida mina tankar om vilka pedagogiska
konsekvenser olika typer av notation kan ha för gitarr och bas i rock- & popsammanhang.
Självklart  hoppas jag att  de som läser  arbetet  får  ut  någonting utav allt  detta  och att  det
bedrivs  fortsatt  forskning i ämnet.  Även om jag nu kommit en hållplats längre med detta
arbete i bagaget så är resan ännu inte över på långa vägar, det finns många fler områden att
utforska och många fler insikter att få. Jag ska naturligtvis göra mitt yttersta för att förvalta
både  de  insikter  jag fått  och de insikter  jag kommer  att  få  i  framtiden  i  mitt  kommande
yrkesliv som rockmusikpedagog. All kunskap är bra kunskap om den används på rätt sätt!
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Bilaga - intervjufrågor
#1. På vilket sätt upplever du att du lär dig nya låtar/övningar bäst?
#2. Hur kändes ditt första möte med noter och hur gick det till?
#3. Vad känner du nu inför notläsning?
#4. Hur hade du velat bli introducerad till notläsning/notskrift?
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